﻿ Victoria KHAN-MAGOMEDOVA prima prezentare a lucrărilor artistului la Moscova Respingând orice distincție între obiectele frumoase și urâte, el, mai mult decât orice alt artist , a creat premisele estetice pentru apariția unei „culturi a gunoiului și a gunoiului” și a artei pop Luând în mod constant poziția de anti-artă , anti-cultură, el a creat un nou tip de creativitate Art Brut (artă brută sau brută) - un nou tip de artă, nestăpânită și tangibilă , pe înțelesul tuturor Picturile sale au fost considerate asemănătoare cu desenele copiilor și i-au comparat lucrările cu graffiti pe ciment Experimentând cu tehnici (lemn, plastic, ciment), a creat lucrări în mod deliberat sumbre, aspre Iar în , împreună cu scriitorul suprarealist Andre Breton și artistul spaniol Anthony Tapies, Dubuffet a înființat compania Art Brut, un fel de colecție în care a îmbinat lucrările autodidacților, ale celor bolnavi mintal și ale prizonierilor În a integrat elemente de art brut în lucrările sale A fost o adevărată explozie care a deschis lumea către arta copiilor și secțiuni declasate ale societății Totuși, expoziția de la Moscova prezintă lucrările târzii ale artistului, când a apelat la tehnica desenului spontan inconștient cu pixuri Într-un stil similar , a început să creeze picturi, sculpturi, reliefuri În această nouă serie de lucrări, Dubuffet descrie într-un mod deosebit orașul cu toate problemele sale sau lumea mașinilor Folosește o tehnică foarte neobișnuită (vinil, plastic laminat, polistiren), creând sculpturi din poliester, epoxid („Trei”, „Tower”) Noile sale culori sunt roșu, negru, alb și albastru Artistul pare să creeze o lume nouă, în continuă schimbare, folosind noi genuri Prezentate efectiv la expoziția de la Moscova, lucrările lui Dubuffet sunt percepute ca un teatru În ele se pot găsi asocieri subtile cu artiștii contemporani J M Basquiat, K Hering și alții Sculptorul și experimentatorul elvețian Tinguely a lucrat la structuri spațiale realizate din sârmă de oțel sub formă de reliefuri de perete sau sculpturi de sine stătătoare, pe care le-a creat din materiale reciclate Unii s-au deplasat cu ajutorul unor motoare mici Era obsedat de ideea distrugerii , iar în lucrarea sa autodistructivă „Memoria din New York” a primit recunoaștere mondială Din , Tingley a început să creeze mașini de lucru uriașe acoperite în negru - în cuvintele sale, „negrul garantează omogenitatea formei și face obiectul găsit să dispară” Negrul atrage atenția asupra calităților mecanice ale sculpturii, ceea ce conferă o valoare deosebită viziunii În lucrările sale din seria Eos, care par ciudate, incomode, există atât frumusețe, cât și poezie În sculpturile lui Tinguely există și o profundă satiră asupra iraționalității civilizației tehnologice A fost un inovator nu numai în combinarea cineticismului cu expresionismul , ci și în a atrage publicul să se joace cu opera sa Expoziția prezintă și desenele sale energice: compoziții pe roți dispuse aleatoriu Armand a realizat în anii „Acumulări” din obiecte distruse, cum ar fi mașini de scris și vioare, și a creat asamblaje din linguri, încuietori, roți dințate, lanțuri Uneori obiectul a fost folosit în întregime cu urme de vopsea sau fără el, alteori fragmentele sale Expoziția prezintă acumulări de răzuitoare și obiecte mecanice montate pe plexiglas În aceste acumulări , artistul a explorat noi posibilități pentru obiecte și s-a concentrat pe conținut și logica revelatoare pentru a demonstra conexiunile interne În acumulările lui Arman există instrumente și lucruri învechite, iar din ele artistul creează obiecte noi Adică înaintea noastră nu mai este o furculiță, o racletă, un ciocan , ci ceva transformat într-un obiect de acumulare Lui Armand îi plăcea să spună că nu el a inventat acumularea, ea a găsit-o singură Referințele sale conceptuale și plastice au avut o mare influență asupra sculptorilor T Cragg, J L Wilmut, A Lechch, J Koons Arman a colaborat cu Renault timp de șapte ani și a creat peste o sută de lucrări E Gudmundson, un pictor islandez care a adoptat pseudonimul Erro, a studiat arta plastică la Reykjavik, Oslo și Florența În s-a mutat la Paris unde s-a întâlnit cu liderii mișcării suprarealiste Arta lui este provocatoare A regândit opera lui Gauguin, Manet, Picasso, Dali în felul său, creând parafraze care criticau societatea de consum și business-ul spectacolului („Madonna”) În , a contactat Renault și a realizat o serie de lucrări emblematice, îmbinând pictura istorică cu lumea mașinilor De asemenea, în expoziție sunt prezentate dintre colajele sale supraabundente, în care elemente de mașini se ciocnesc cu fragmente de picturi ale vechilor maeștri într-un mod foarte inventiv În cele din urmă, o încăpere întreagă este lăsată fotografiilor lui Doisneau Compania Renault a fost primul loc de muncă pentru celebrul fotograf, care avea atunci de ani A lucrat cu compania după război ca fotograf independent A vorbit despre viața companiei, mașini fotografiate, muncitori Dar indiferent ce filmează Doisneau, acesta este un hit absolut, crescând în situație, peisaj; scrierea lui unică este întotdeauna recunoscută Lucrarea lui arată și astăzi foarte proaspătă și modernă Victoria KHAN-MAGOMEDOVA etukh - o temă preferată a remarcabilului maestru francez Jean Lurs - pe tapiseriile sale pare vie, mândră și strălucitoare Dar, deși imaginea cocoșului îndeplinește doar o funcție decorativă, complotul în sine, datorită acestui fapt, capătă o valoare simbolică semnificativă În general, creațiile artistului sunt foarte decorative Un fluture apare adesea pe tapiserii Lurs Pentru el, ea este personificarea florilor, a înfloririi Artistul a numit adesea fluturii crizoliții nopții („Beautiful Garrobe”) expoziția „Jean Lurs - ”, desfășurată la Galeria de Artă Zurab Tsereteli în cadrul Anului Franței în Rusia Toate lucrările provin din colecția Academiei de Arte Frumoase a Institutului Franței Pictorul, ilustratorul, cartonistul, maestrul țeserii moderne a covoarelor a lăsat medicina în tinerețe și a studiat pictura cu Victor Prouvé la École des Beaux-Arts din Nancy În a venit la Paris, unde a studiat tehnica picturii în frescă și a gravurii sub graficianul Bernard Naudin la Academia Calorossi În anii artistul a frecventat cercul lui Picasso și a fost influențat de cubism, fauvism („Fermecitorul de șerpi”, ) , Orientul Mijlociu și Africa de Nord au avut o mare influență asupra operei sale în acei ani În anii a creat peisaje halucinante de deșert cu elemente care amintesc de arhitectura spaniolă și greacă (Peisaj grecesc, sau Statuie în ruine, ; Grecia, ) În unele lucrări ale acelor ani, sub influența suprarealismului, apare ceva ciudat, ilogic, un fel de irealitate („Pescarii vaudoise : un vis”) După , a avut loc o adevărată revoluție în opera lui Lurs - a încetat să picteze picturi în ulei În , artistul a descoperit tapiseria din secolul al XIV-lea „Apocalipsa Angers” A fost impresionat de toate: dimensiunea mare a articolului țesut, paleta de culori limitată, dar puternică, desenul simplificat, poezia , tehnica neobișnuită La acea vreme, țesutul covoarelor era în criză, iar Lyursa a reînviat arta tapiseriei Desenele sale din carton s-au bazat pe reprezentări fantastice ale florei și insectelor, pe care le-a combinat cu teme exaltate din istoria omenirii El a reușit să combine stilizarea calității covorului medieval cu metodele moderne de abstractizare și simplificare , formând un nou tip de desen Timp de secole, cartonul de tapiserie a fost într-adevăr un tablou realizat cu unicul scop de a fi reprodus pe țesătură Cea mai importantă inovație a lui Lurs a fost în imaginea pe carton: schița nu a fost pregătită color, doar numerele firului vopsit erau indicate pe ea Maestrul a început să-și creeze cartoanele de tapiserie folosind principiile țesăturii medievale: tapiseria ar trebui să aibă o densitate scăzută, o gamă limitată de culori Compozițiile de pe tapiseriile sale au fost întotdeauna monumentale și decorative (The Yellow Man, ; Ardent), Particularitatea tapisseriei lui Lurs este, de asemenea, că el include în ele poezii, proprii și alți autori În tapiseria „Grădina visătorului”, de exemplu, intercalate cu linii poetice: Noaptea trece pragul Ziua deschide porțile Nu există niciun mister în bestiar La vederea strugurilor noi Auzim păsările cântând - copacii și oamenii acoperă noaptea Pierre Seger „dulapul” din Lurs trăiesc diferite tipuri de animale: un porc-spin, o bufniță, o rață, un fluture, atât reale, cât și fantastice Și iată o poezie uimitoare a maestrului despre o bufniță, ilustrată de autor De ce ar trebui să fiu un vestitor crud al destinului, nu sunt o vrăjitoare Eu sunt tandrețea Uită-te la culoarea mea deschisă ca scoarța de plută Cântecul meu de dragoste va face noaptea să se retragă Chipul meu este țesut din lumina lunii de tandrețe și apă Nasul meu este acvilin, dar sunt atât de afectuos Fascinat de crearea de tapiserii, Lyursa nu s-a oprit din pictură - a creat peste cinci sute de guașe Dorind să reînnoiască arta tapiseriei și să găsească oameni asemănători , s-a stabilit la Aubusson, unde a lucrat ca designer în ateliere Tapiseriile sale tind să fie optimiste Dar în anii întunecați ai ocupației Franței în timpul celui de-al Doilea Război Mondial, tema sa principală a fost imaginea Soarelui, inclusiv cea distorsionată, ca amintire a morților („Solarium”), Expoziția prezintă tapiserii create de el de peste de ani, precum și picturi, guașe, vase ceramice originale și litografii ale artistului - ilustrații pentru poezii proprii și ale altora (" de fabule ale lui Lafontaine"), ce bucurie este acum să te odihnești pe o astfel de artă precum arta Serebryakovei, pe fenomene în care domnește fosta dulce libertate, în care artistul pur și simplu își împărtășește bucuria față de frumusețea naturii, când face asta cu o pricepere perfectă, cu cunoștințe complete despre afacerea sa”, a scris celebrul pictor și critic de artă Alexander Benois despre Zinaida Serebryakova O cunoaștem pe Serebryakova în primul rând din pictura „În spatele toaletei” și portretele copiilor Lacuna în cunoștințe este umplută de o expoziție grandioasă deschisă în Galeria Dom Nashchokin din Moscova din Vorotnikovsky Lane Prezintă lucrări de la peste douăzeci de muzee din Rusia, Ucraina și Belarus Lucrările aparțin celor mai diverse genuri: acestea sunt trei piese, studii de nud, picturi din munca de zi cu zi, peisaje, naturi moarte, scene la cursuri de balet, schițe pentru picturi murale, precum și exemple rare de grafică Zinaida Evgenievna Serebryakova s-a născut la noiembrie în satul Neskuchnoye, lângă Harkov, într-o familie creativă Tatăl ei, Yevgeny Alexandrovich Lansere, a fost un sculptor proeminent Mama Tatyana Nikolaevna, o artistă, provenea din familia Benois Iar fratele Yevgeny Evgenyevich Lansere a devenit una dintre figurile principale ale artelor plastice ruse și sovietice La Neskuchny a apărut și faimosul autoportret „În spatele toaletei” ( ), care a fost achiziționat de P M Tretiakov și este acum o podoabă a colecției Galerii Tretiakov Autoportrete, portrete de femei și copii , precum și studii de nud - nudurile uimitoare de virtuozitate au devenit mai târziu genurile principale în opera artistului Este greu de imaginat un alt maestru al picturii (cu excepția lui Rembrandt) care să privească trăsăturile feței sale la fel de intens ca Serebryakova, surprinzând cele mai fine mișcări spirituale Iar desenul „Frightened” este un exemplu cu totul unic de înfățișare a propriei fețe într-o stare foarte dramatică și tensionată Tabloul The Bather înfățișează o femeie goală ale cărei trăsături faciale seamănă cu cele ale artistei însăși Iar severitatea clasică a interpretării corpului feminin ne face să ne amintim de artistul francez al secolului al XVIII-lea D Ingra Adesea, cu Serebryakova, trupurile femeilor ies, parcă, din semiîntuneric, luminate de talentul fierbinte al încercărilor artistei Deși, în general, arta ei de șevalet este impregnată de spiritul monumentalismului Un alt punct forte al Serebryakovei sunt portretele copiilor Artistul a avut patru copii - două fete și doi băieți Expoziția prezintă binecunoscutul portret de grup „La micul dejun” și mai puțin cunoscutul „House of Cards”, unde un copil cu o expresie preocupată și aproape tragică pe față scoate cardul Regele diamantelor dintr-un cadru de lemn, iar imaginea în sine se transformă într-o metaforă a fragilității fericirii umane Din păcate, după moartea soțului inginerului feroviar Boris Serebryakov (care este reprezentat într-unul dintre portretele prezentate la expoziție) în , problema alimentației copiilor pentru o familie orfană a devenit foarte relevantă : copiii primeau adesea coji de cartofi la micul dejun le-a surprins imaginile cu atâta căldură De multe ori aduceau untură, legume, morcovi, pe care copiii le mâncau cu plăcere Picturile lui Serebryakova arată cele mai diverse tipuri de muncă rurală În picturile „Albirea pânzei” și „Recolta”, pline de un monumentalism puternic, figurile sunt amplasate în raport cu ochiul privitorului în așa fel încât par să se înalțe spre cer Așa se creează o imagine poetică a muncii de zi cu zi a unei persoane, sfințită de sus Cu toate acestea, oricât de bune erau picturile lui Serebryakova, i-au adus onorarii foarte modeste în Rusia, deci la începutul anilor a plecat la Paris: ar fi necesar să hrănească o familie numeroasă Până la sfârșitul vieții (și artista a murit la vârsta de de ani), gândurile i-au rămas la patria ei, și-a simțit legătura strânsă cu cultura rusă Între timp , recunoașterea talentului artistei creștea în URSS , iar în , cu un an înainte de moartea ei, a avut loc prima expoziție retrospectivă majoră a lui Serebryakova, care a fost prezentată în trei orașe simultan: Moscova, Leningrad și Kiev Actuala expoziție de la Galeria Nashchoki's House este o dovadă a popularității nestinse a operei artistului femeie cu o pasăre Muzeul de Artă din Odesa Elena KNYAZEV Test cu fragmente EXERCIȚIU: Citiți întrebarea, uitați-vă la reproducerea pictogramei, scrieți răspunsurile pe grila testului SARCINA DE CONTROL: Introduceți literele din celulele numerotate în celulele corespunzătoare ale cuvântului de control După ce ați rezolvat testul, veți citi numele tipului simbolic al imaginii lui Isus Hristos sub forma unui băiat RĂSPUNSURI LA QUIZUL PUBLICAT ÎN Nr / : Frații Limburg Februarie Magnifica Cartea de Oră a Ducelui de Berry; P Bruegel cel Bătrân Dansul țărănesc; P de Hoch Stăpână și servitoare în curte; A Venetsianov cioban adormit; J F Millais Adunători de urechi; V Vasneţov Ivan Țarevici despre Lupul cenușiu; P Picasso Băiat cu un câine; N Goncharova Băiat cu cocoș; E Hopper Casa langa calea ferata; K Malevici Fete în câmp; G Lemn Gotic american Cuvânt de control: ALTDORFER eu * ' A '■■■ s și ■ Yanina BELOSHAPKINA Ogier van der Weyden este unul dintre cei mai noti și influenți maeștri ai Renașterii olandeze De-a lungul multor decenii (ce deceniu - secole!), istoricii de artă au spart sulițele, încercând să-și determine locul în „ tabelul rândurilor” pictorilor din nord: cine ar trebui să stea mai sus - Rogier sau Jan van Eyck? Roger sau Robert Campin (alias Maestrul lui Flemal)? Argumentul este lipsit de sens, deoarece fiecare dintre acești artiști poseda un talent remarcabil și trăsături izbitoare care au influențat dezvoltarea ulterioară a artei europene Cu toate acestea, van der Weyden este oarecum diferit în acest rând, remarcându-se prin expresia sa uimitoare și intensitatea spirituală a imaginilor - o trăsătură care i-a făcut de multe ori pe istoricii de artă să interpreteze opera sa ca o întoarcere către „reacția gotică” Și totuși aș vrea să mă îndoiesc de corectitudinea acestei opinii: arta lui Rogier nu este o relicvă a goticului, ci dorința unei pătrunderi mai profunde în lumea interioară a omului La un moment dat, priceperea lui Rogier van der Weyden era cunoscută cu mult dincolo de granițele Olandei Din păcate, se întâmplă adesea ca gloria chiar și a celui mai mare pictor să se estompeze cu timpul, iar van der Weyden nu a făcut excepție Dar, din fericire, numele lui nu a fost complet uitat, așa cum sa întâmplat cu mulți dintre frații săi din magazin Ce informații sigure despre viața acestui maestru au ajuns la noi? S-a născut în (sau ) în orașul Tourneux Apropo, din moment ce locuitorii din Tournai vorbeau franceză , numele său adevărat sună neobișnuit pentru noi - Roger de la Pasture Tatăl viitorului artist a fost sculptor în lemn, se pare, iar fiul și-a început drumul creator tocmai de aici Ulterior, mulți cercetători vor observa „sculptura” unora dintre figurile sale, de parcă ar fi statui sau reliefuri pictate Alte referiri la Rogier (pe atunci încă Roger) se găsesc în într-un document care afirmă că „Maitre Roger de la Pastor a primit vin din orașul Tours , nu ca recompensă pentru muncă” Ce treabă a făcut? Unde a studiat și cum a dobândit abilitățile care i-au permis să preia o comandă serioasă de la autoritățile orașului rămâne necunoscut Un lucru este evident - până atunci, artistul de douăzeci și șapte de ani era deja un maestru consacrat Cu atât mai surprinzător este faptul menționat într-un alt document, , care spune că „un anume Roger de la Pasture a devenit ucenic la maestrul Robert Campin” La această vârstă, de obicei își deschideau propriile ateliere, iar ucenicii intrau mult mai devreme Probabil, acest lucru a fost făcut doar de dragul obținerii statutului de go- maestru nativ, deși lecțiile celebrului pictor nu au fost în mod evident în zadar, atât de mult încât, după cum am văzut, în câteva sute de ani, experții se vor îndoi care dintre artiști aparține cutare sau cutare tablou În , Roger a fost admis oficial în breasla pictorilor din orașul Tournai, moment în care se căsătorise deja și a reușit să dobândească un fiu Lucrările timpurii ale lui Van der Weyden au legături destul de vizibile cu artele plastice, confirmând teoria conform căreia drumul creator al artistului a început în domeniul sculpturii De exemplu, cea mai faimoasă lucrare a sa, Coborârea de pe cruce, a fost uneori considerată de cercetători ca o imitație a unui relief pictat Cu toate acestea, a făcut o mare impresie asupra contemporanilor lui Rohyr, aducând la viață un număr impresionant de copii și repetări Jan van Eyk, care a început să lucreze puțin mai devreme, a obișnuit deja publicul cu percepția sa plină de bucurie asupra lumii divine și a oamenilor care o locuiesc și, în același timp, a încercat să fie cât mai realist posibil Van der Weyden părea să fi făcut un pas înapoi la gotic Nu a trecut mult timp de atunci, dar formatul orizontal al picturii, caracteristic stilului gotic , figurile care cu greu se încadrează în spațiul tablei, proporțiile lor alungite și fundalul auriu păreau deja atât de arhaice încât au început să fie perceput ca un cuvânt nou în art Artistul a căutat mai puțin de toate să surprindă o imagine „adevărată” a îndepărtării de pe cruce, nu era interesat nici de vitalitatea posturilor, nici de corectitudinea construcțiilor în perspectivă, nici de fiabilitatea scenei, principalul lucru pentru el a fost crearea unei dispoziții de plinătate spirituală, expresivitate emoțională Și a făcut față cu brio acestei sarcini: mișcări expresive, gesturi „greșite”, expresiile faciale ascuțite ale personajelor pictează o imagine a durerii autentice, „specialitatea” acestei morți pe cruce Ceva asemanator se simte si in alte lucrari din perioada timpurie A fost imaginea unei persoane, emoțiile sale care l-au ocupat în primul rând pe maestrul din Tournai Această tendință este evidentă, de exemplu, în retabloul Miraflores și în retabloul Sfântului Ioan Botezătorul Figuri mari de actori domină clar în spațiu, fiind aproape deloc conectate cu mediul Nu ar fi o exagerare să spunem că acestea stau în contrast puternic cu peisajul și scenele de fundal Ulterior, această opoziție din picturile lui Rogier va fi oarecum netezită, deși artistul nu va scăpa complet de ea În , artistul, împreună cu familia sa, s-au mutat în patria soției sale, la Bruxelles, care era atunci capitala Ducatului de Brabant și reședința ducilor de Burgundia Atunci și-a tradus numele în limba flamandă, reîncarnat din Roger de la Pastor în Rogier van der Weyden („Lugovoy” - astfel acest nume de familie ar putea fi tradus în rusă) La noul local, Rogier a reușit să obțină succesul într-un timp record: a trecut doar un an - iar acum acest străin este deja numit principalul pictor al orașului! Cam în aceeași perioadă, i s-a încredințat o comisie majoră pentru o serie de patru tablouri înfățișând scene ale justiției pentru Primăria din Bruxelles Aceste lucrări din următorii două sute cinci zece ani i-au încântat pe toți cei care le-au văzut întâmplător Din păcate, în , panourile de la Primăria Bruxelles-ului au fost distruse în timpul asediului, astfel că acum o idee despre ele nu se poate forma decât din copii, nu picturale , ci sub formă de tapiserii Conform documentelor, în primii ani ai șederii sale la Bruxelles, Rogier nu s- a dedicat complet picturii de șevalet, așa că, în , a pictat un relief sculptural pentru biserica franciscană, iar în - un dragon de lemn, care a luat parte la una din procesiunile religioase Succesul creativ a fost însoțit în mod firesc de conturi la cele mai mari bănci din Tournai și Bruxelles, iar în familia van der Wey Denov a cumpărat două case întregi în cel mai la modă cartier al orașului Lucrările lui Rogier erau cunoscute chiar și în îndepărtata Spanie Se știe că Juan al II-lea al Castiliei a dat mănăstirii Miraflores un altar de van der Weyden și l-a numit pe autorul ei Marele Fleming Încet, dar sigur, compoziția clienților s-a schimbat : dacă în primii ani erau în mare parte burghezi înstăriți, atunci de-a lungul timpului , tot mai mulți reprezentanți ai aristocrației au dorit să aibă în posesia pictura lui Rogier Dar nu a reușit niciodată să obțină titlul de pictor de curte, cu toate acestea, nu există dovezi că ar fi încercat vreodată să atingă astfel de înălțimi În mod surprinzător, în ciuda dezvoltării cu succes a vieții, principalele trăsături distinctive ale operei lui Rogier van der Weyden au fost expresivitatea uimitoare, Și din nou, artistul, destul de ciudat, nu este deloc interesat să înfățișeze acțiunea Refuză în mod deliberat episoadele chinurilor păcătoșilor atât de îndrăgiți de maeștrii olandezi (acesta este cu adevărat un domeniu fertil în care s-ar putea excela în a înfățișa tot felul de spirite rele și a uimi pe toată lumea cu imaginația sa) Cu toate acestea , nici paradisul nu-l inspiră Atât iadul, cât și raiul sunt scrise extrem de schematic Rohyr nu face nimic pentru a-și speria sau consola spectatorii, dar această Judecata de Apoi face o impresie mult mai puternică decât creațiile cele mai fantasmagorice ale multor contemporani și predecesori ai săi Numeroși studenți ai lui van der Weyden au luat parte la lucrarea la poliptic , care au finalizat o parte semnificativă a lucrării conform schițelor sale - o metodă pe care mulți maeștri ai vremii o vor adopta în curând dramă și chiar amărăciune Acest lucru este resimțit mai ales în polipticul grandios „Judecata de Apoi” - cea mai întunecată și, în același timp, cea mai solemnă operă a lui van der Weyden, mai mult decât celelalte lucrări ale sale asociate cu tradiția gotică Compoziția polipticului este tradițională și hieratică - în partea superioară pe fond auriu Pentru o lungă perioadă de timp, Rogier a dezvoltat tehnici de înfățișare a figurilor, creând ceva ca scheme tipice care au funcționat fără greșeală în picturile sale Interesant este că atunci când alți artiști au încercat să folosească tehnicile sale, lucrarea a devenit înghețată și rece Eforturile lui Van Eyck de a elibera pictura olandeză de tradițiile medievale au fost anulate de autoritatea lui van der Weyden sunt imagini ale lui Hristos, Maica Domnului, sfinți și apostoli, în timp ce partea de jos, pământească, este plină de figuri umane neînsemnate și mizerabile Pe ușile înguste din dreapta și din stânga, ca de obicei, sunt reprezentate raiul și iadul, iar chiar în centru, Arhanghelul Mihail cântărește virtuțile și păcatele În timp, stilul dur al lui Rohyr s-a înmuiat treptat De exemplu, retabloul Bladelen cu scena centrală de închinare a copilului Hristos este deja pătruns de o dispoziție neașteptat de tandă și lirică O expresie ascuțită a fost înlocuită de liniște Figurile au dobândit o mai mare naturalețe și individualitate Expresiile faciale ale personajelor și-au pierdut claritatea de odinioară Contracțiile hipertrofiate de perspectivă au dispărut, oamenii și natura au dobândit o legătură mai mare Un rol mult mai important a început să joace culoarea, care a devenit unul dintre principalele mijloace de exprimare a tensiunii emoționale Pe lângă imaginile altarului, van der Weyden a apelat adesea la genul portretului și chiar a inventat o nouă formă a portretului diptic Pe un astfel de diptic a fost așezată imaginea clientului, rugându-se Maicii Domnului cu pruncul (înfățișat pe o altă cercevea) Se presupunea că prezența constantă a Madonei în apropiere va proteja împotriva intrigilor diabolice și va contribui la mântuirea sufletului Acum cercevea Aceste dipticuri sunt împrăștiate în diferite muzee, nu sunt semnate sau datate, și pun cercetătorilor multe probleme de atribuire și sistematizare În general, toate astfel de lucrări se încadrează într-o singură schemă dezvoltată de Campin - o față pe jumătate întoarsă, o privire îndreptată pe lângă privitor, un fundal întunecat, cu singura diferență că sursa de lumină este în față (ca în van Eyck) Deși Rogier nu pătrunde atât de adânc în lumea interioară a modelelor sale, cu toate acestea, caracteristicile sale sunt întotdeauna exacte și expresive, trebuie doar să priviți, de exemplu, portretele lui Francesco (Lionello?) d'Este sau portretul unui tânăr cu Ordinul Lână de Aur Van der Weyden înlocuiește absența unui psihologism pronunțat subliniind trăsăturile cele mai frapante ale înfățișării sale (uneori ascuțite aproape până la grotesc), modalități de a se purta, prin care se manifestă în cele din urmă caracterul eroului De-a lungul timpului, popularitatea lui Rogier a crescut - nu numai acasă, ci și în străinătate și în cele mai înalte cercuri S-au păstrat informații că ducesa de Milano, Bianca Maria Sforza, și-a trimis pictorul de curte Zenetto Bugatto să studieze în atelierul lui van der Weyden din Bruxelles Adevărat, profesorul și elevul nu se înțelegeau în caracter și aproape imediat s-au certat Viitorul rege al Franței, Ludovic al XI-lea, care locuia la acea vreme la curtea burgundiană, a luat parte la reconcilierea lor După întoarcerea lui Bugatto în patria sa, Rogier a primit o scrisoare de mulțumire de la duce , care l-a numit „un maestru respectat și iubit” Nu este aceasta cea mai bună dovadă a recunoașterii internaționale a vechiului artist ? Cu toate acestea, aceste onoruri nu l-au ocupat prea mult În , van der Weyden s-a alăturat frăției Sfintei Cruci, iar doi ani mai târziu, pe iunie , artistul a murit A fost înmormântat în biserica Sf Gudula, s-a oficiat concomitent o slujbă de pomenire la Tournai, în patria marelui maestru ROGIER VAN DER WEYDEN Adorarea Magilor (Altarul Sf Columba) - Alte Pinakothek, München de care vrăjitorul bătrân se agață cu evlavie, totuși, nu sunt plasate în centrul real al imaginii, ci cu o ușoară deplasare spre stânga În colțul din dreapta iese în evidență figura vrăjitorului mai tânăr, stând oarecum depărtat, parcă din partea observării acțiunii în desfășurare O astfel de accentuare nu este întâmplătoare, căci nu avem în față pe nimeni altul decât pe Ducele de Burgundia, Carol Îndrăznețul , la acea vreme încă pur și simplu Contele de Charolais Se pare că vicleanul client al altarului, anticipând ascensiunea sa iminentă, și-a propus să includă în imaginea altarului portretul viitorului duce Apropo, imaginea clientului necunoscut însuși în colțul din stânga extrem al compoziției, în spatele Sfântului Iosif Pe ușa altarului din stânga, Rogier pictează scena Bunei Vestiri Conform obiceiului olandez, camera în care se întâmplă minunea este prezentată cu un număr mare de detalii cotidiene, până la cuiele de pe obloane Dar nu trebuie decât să te uiți la Maria și Gabriel, deoarece devine imediat clar că ceea ce se întâmplă nu are nicio legătură cu o întâlnire obișnuită a două persoane Arhanghelul Gavriil pare să iasă din văzduh chiar în fața ochilor noștri, adresându-se Mariei: „Bucură-te, plină de har ” Postura viitoarei Maicii Domnului este și ea incertă și își exprimă confuzia în cel mai bun mod posibil Crinul din prim-plan nu este o aluzie tradițională la puritatea Mariei, iar scena căderii păcatului sculptată pe suportul de muzică amintește rolul ei de răscumpărător al păcatului originar Scena aducerii în templu din aripa dreaptă are loc evident în catedrală, ridicându-se în dreapta vrăjitorului mai tânăr în scena centrală În acest episod, emoția lui Simeon (căreia i s-a prezis că nu va muri până nu va vedea apariția lui Hristos în lume) este transmisă în mod deosebit de emoționant , luând în brațe pe Mântuitorul omenirii Intriga tabloului se bazează pe o legendă care a apărut încă din secolul al VIII-lea, în perioada iconoclasmului Potrivit legendei, evanghelistul Luca a încercat multă vreme să picteze pe Maica Domnului împreună cu fiul ei, dar nu a reușit să creeze o imagine corectă Pentru a-l ajuta, Domnul și-a luat chipul pruncului Iisus, apărând în poala Fecioarei Maria și „completând imaginea nefăcută de mână” Din secolul al XIV-lea această temă s-a răspândit în rândul maeștrilor vest-europeni: breslele artiștilor chiar l-au declarat pe evanghelist patronul lor ceresc și cu siguranță și-au plasat imaginile în capelele lor Se pare că tabloul lui van der Weyden a fost pictat și pentru capela Breslei Sf Luca din Catedrala Sf Gutsula Soluția compozițională folosită de Rogier amintește foarte mult de Madonna a cancelarului Rolin de Jan van Eyck În ambele cazuri, personajele principale sunt Maria cu un prunc și un anumit contemplator entuziast, iar figurile lor sunt la fel ca mărime Și într-una și cealaltă imagine, acțiunea are loc într-o logie cu trei trave, de unde se deschide o priveliște frumoasă a orașului cu un râu în mijloc Două personaje de la parapet, privind în depărtare (poate că aceștia sunt Joachim și Anna, părinții Mariei), subliniază și mai mult asemănarea non-aleatorie a celor două lucrări Cu toate acestea, există unele diferențe destul de vizibile între ele Van Eyck s-a străduit pentru un realism maxim, ceea ce nu se poate spune despre van der Weyden Astfel, în pictura sa, spațiul este caracterizat de mult mai puțină profunzime și perspectivă, asemănând cu un decor de teatru pictat Peisajul este pictat mai degrabă schematic: orașul pare a fi construit din cuburi, valurile din râu seamănă cu un ornament elegant De asemenea, este destul de dificil să determinați ipostazele personajelor principale: de exemplu, când o priviți pe Maria, aveți impresia că ea alunecă de pe scaun Poziția Sfântului Luca, care fie vrea să îngenuncheze în fața Doamnei Cerului, fie, dimpotrivă, se ridică din genunchi, nu este pe deplin clară Cu toate acestea , pentru cei care sunt cel puțin familiarizați cu opera lui Rogier van der Weyden, o astfel de „ incompetență” în transferul de spațiu și proporții nu va provoca surpriză Acest artist nu a fost niciodată interesat de detaliile anatomice sau arhitecturale, ci doar de stat mintea personajelor, în acest caz - admirația evlavioasă a lui Luca și spiritualitatea strălucitoare a Madonei, opusă întregii lumi din jur Poate de aceea figurile lor sunt atât de ușoare și eterice, încât par a fi complet neconectate cu pământul prin forțe fizice Nimănui nu i-ar trece niciodată prin cap să interpreteze complotul drept „un artist și modelul său” Cu profundă evlavie, Sfântul Luca se uită la Madona, în timp ce Dumnezeu însuși îi conduce mâna (deși este interesant de observat că Rogier a reprodus cu o acuratețe uimitoare metoda de desen din acele vremuri - cu un ac de argint pe o bucată de hârtie, sub pe care s-a pus o scândură de lemn) Timp de trei secole, această poveste a rămas printre cele mai importante și și-a pierdut din popularitate abia în secolul al XVIII-lea, după prăbușirea definitivă a breslelor Sfântului Luca ROGIER VAN DER WEYDEN Sfântul Luca pictând Madona - Muzeul Groninge, Bruges, Belgia ROGIER VAN DER WEYDEN Poziția în sicriu Galeria Uffizi, Florența E acea lucrare de la galeria Uffizi a fost creată de van der Weyden în urma călătoriei sale în Italia Potrivit unor date, ar putea fi centrul unui liptic comandat de Ducele de Ferrara Pionello d'Este, dar majoritatea cercetătorilor încă sunt de acord că Cosimo de' Medici a devenit clientul său real (în orice caz, în inventarul Medici din ) a menționat un tablou similar care împodobește Vila Careggi) În timpul călătoriei sale în străinătate, Rogier a avut ocazia să viziteze Florența și să se familiarizeze cu domnitorul ei de atunci Știm sigur (desigur, în măsura în care este posibil să folosim cuvântul „exact” în legătură cu opera lui van der Weyden ), că Cosimo l-a însărcinat să scrie un mic panou cu Madona și patru sfinți După ce a comandat un tablou, de ce să nu comandă altul? Această versiune este susținută și de faptul că compoziția „Înmormântării” a lui Rogier este foarte apropiată de imaginea cu același nume de pe predela altarului din mănăstirea San Marco, realizată de celebrul artist florentin Fra Angelico Teoretic , în timpul unei vizite la Florența, van der Weyden ar fi putut foarte bine să vadă opera lui Angelico, inclusiv pe cea menționată mai sus Oricum ar fi, opera lui Rogier are mult mai multă artă italiană decât artă olandeză, un caz rar în opera acestui maestru, care a rămas mereu fidel propriului său stil Neobișnuit este chiar și formatul pătrat al picturii, care nu a fost găsit aproape niciodată în Țările de Jos, dar a fost larg răspândit în Italia Cu toate acestea, este posibil ca van der Weyden să fi încercat pur și simplu să urmeze voința clientului, care i-a trimis artistului ca exemplu o schiță care reflectă rezultatul dorit Trupul slăbit al lui Hristos este susținut cu grijă de Maria și de Apostolul Ioan, precum și de Iosif din Arimateea și Nicodim, cei din urmă doi, de regulă, apar doar în scenele înmormântării, după Evanghelia după Ioan, care spune cum și a îndepărtat trupul lui Isus A venit și Nicodim, care mai înainte venise noaptea la Isus și a adus un amestec de smirnă și aloe Cinci figuri formează o compoziție triunghiulară , ale cărei contururi sunt reluate de contururile stâncii - locul de înmormântare a lui Hristos Adevărat, simetria este ușor încălcată de imaginea Mariei Magdalena în genunchi în prim plan Peisajul deluros din fundal, stânca, conturul îndepărtatului Golgota cu trei cruci goale, casele cu forme bizare sunt complet incompatibile cu tradiția nordică, deși sunt pictate în unele detalii și cuceresc cu blândă frumusețe și liniște, contrar tragediei scenei Doar bidimensionalitatea formelor este evident incompatibilă cu idealurile artistice italiene, care includeau o strictă aderență la natură, respectarea strictă a legilor perspectivei și anatomiei, care l-au lăsat pe Rogier complet indiferent Nimic nu l-ar putea obliga pe artist să-și schimbe principiile: să acorde toată atenția nu formei , ci conținutului, înfățișând, în primul rând, starea sufletească, durerea profundă a oamenilor care își plâng Mântuitorul ultimii ani ai vieţii lui Rogier van der Weiden a continuat să fie un maestru recunoscut, a cărui părere a fost ascultată de pictorii începători, a fost respectat nu numai de compatrioții săi, nu numai de oamenii obișnuiți, ci și de persoane de rang înalt din diferite țări ale lumii Soția și fiii lui erau în apropiere Puțini dintre artiști se puteau lăuda cu o soartă atât de fericită , dar arta de mai târziu a lui Rogier reflectă o oarecare fractură tragică în sufletul bătrânului maestru Aceste dispoziții sunt mai ales pronunțate în dipticul „Răstignirea” - una dintre ultimele lucrări ale lui van der Weyden Artistul s-a remarcat întotdeauna prin străduința sa pentru concizia și puritatea contururilor, dar în acest caz s-a autodepășit refuzând toate detaliile care ar putea distrage atenția de la cele trei figuri ale personajelor principale și unice În aripa stângă, Apostolul Ioan o sprijină pe Sfânta Maria, atârnată în brațele sale , care și-a pierdut simțurile într-un paroxism de durere și deznădejde Chipul ei, chiar și leșinat, este distorsionat de suferință, lacrimile curg din ochii ei închiși În partea dreaptă a dipticului se află trupul ofilit și slăbit al lui Hristos răstignit în picături de sânge care curg din rănile de la cuie și o coroană de spini Contururile rigide, aproape grafice ale veșmintelor Mariei și ale lui Ioan ecou cu faldurile pânzei lui Isus, contrastând cu lipsa de viață a lui Forma dipticului, neobișnuită pentru arta olandeză din acea vreme, care era dominată de altare tripartite, a permis artistului să contrasteze mai viu profunzimea disperării și a speranței Spațiul pitoresc este complet lipsit de profunzime, chiar și în comparație cu lucrările timpurii ale lui van der Weyden Două treimi din suprafața pitorească este ocupată de un zid de piatră sumbru, în care sunt imprimate literalmente figurile personajelor principale O bucată de pământ gol, cu mici petice de iarbă verde și o fâșie îngustă de cer deasupra, nici nu contribuie la adâncirea spațiului, dimpotrivă, îi subliniază și mai mult planeitatea Colorarea imaginii se bazează pe combinații de tonuri de negru, gri, alb, cu atât mai strălucitoare și mai tulburătoare sunt sclipirile orbitoare ale draperiilor roșii de sânge care atârnă de perete și evidențiază figurile lui Hristos, Maria și Ioan Această suprafață vibrantă, saturată de culoare și lumină, nu numai că atrage atenția asupra actorilor, dar contribuie și la crearea unei stări de spirit deosebite, făcându-ne să simți mai acut tragedia și măreția evenimentului care se petrece în fața ochilor noștri În Răstignirea, van der Weyden a obținut un rezultat complet neașteptat: a creat un tablou în care toate formele, luate individual, sunt pline de neliniște, dar dau impresia de echilibru complet și statice Claritatea și puritatea contururilor, acuratețea scrisului, laconismul extrem al mijloacelor de exprimare fac surprinzător să simți expresia și confuzia spiritului unui maestru strălucit ROGIER VAN DER WEYDEN răstignire Diptic Fragment - Muzeul de Artă, Philadelphia Compilat E KNYAZEVA / Data nașterii K Sluter Fântâna Profeților din Dijon L Ghiberti Reliefuri de pe ușile de nord ale Baptisteriului din Florența Farsă urbană franceză „Pate și tort” J Froissart "Cronică" Epifanie cel Înțelept „Viața Sfântului Serghie de Radonezh” L Bruni „Despre științific și literar L Vala „Despre plăcere LIVRE Alberti „Despre familie” A Filarete „Tratat de arhitectură” F Villon „Micul Testament” - Quattrocento din Italia - Construcția primăriei din Bruxelles Campania lui Han Yedigei împotriva Moscovei Bătălia de la Grunwald Sfârşit extinderea cruciaților în Marea Baltică Regele Henric (Enrique) Navigatorul începe să construiască caravele Asediul Orleansului englezii Discurs de Ioana d'Arc Crearea Ordinului Lână de Aur în Burgundia În Anglia și Franța procese împotriva vrăjitorilor Primul lot de sclavi africani adusi din Mauritania - începutul comerțului european modern cu sclavi Sfârșitul Războiului de o sută de ani, pierderea de către britanici a tuturor posesiunilor de pe continent, cu excepția portului Calais - Războiul trandafirilor stacojii și albi în Anglia Încetarea plății regulate a tributului către Hoarda de Aur Editura L ÎNPRII DE SEPTEMBRIE despre sha □□ shoi£ [?odp Pe un tânăr saturat de imaginile lui Rafael, va fi posibil în timp să urmărească ceea ce ar trebui să simtă cel care tocmai a văzut Vaticanul Apollo și Laocoon Și în ciuda faptului că un alt mare Johann - Goethe - a argumentat, argumentând despre atitudinea grupului sculptural „Laocoon” față de poezie, că „este extrem de nedrept în raport cu Vergiliu și cu arta poeziei în ansamblu, chiar și pentru o clipă Pentru a compara cea mai completă, o lucrare magistrală de sculptură cu o interpretare episodică a acestui complot din Eneida, începem totuși cu povești străvechi despre Laocoon Izvoarele literare antice prezintă mitul lui Laocoon în moduri diferite Deci, conform uneia dintre opțiuni (Petronius, c - , „Satyricon”), copiii lui Laocoon sunt gemeni, în timp ce Vaticanul „Laocoon” (și ulterior reluând această poveste) îi prezintă ca pe frați de diferite vârste Potrivit unei versiuni a mitului, șerpii i-au sugrumat doar pe copiii lui Laocoon, în timp ce el însuși a rămas în viață pentru a-și jeli soarta pentru totdeauna Epoca antică a cunoscut întruchiparea acestui mit în pictură Povestea lui Laocoon se găsește în așa-numita Casă a lui Menandru din Pompei Cea mai faimoasă variantă a istoriei dramatice a lui Laocoon (altfel - Laocoont) este povestea lui Vergiliu din poemul său „Eneida”: Poezia „Eneida” (Eneida) este ultima operă a lui Vergiliu Aceasta este o relatare epică a poveștii călătoriei prințului troian Eneas și o lustrație a unei vechi legende conform căreia romanii își urmăresc descendența de la eroii antici și, prin urmare, prin ei de la zei În binecunoscutele tabele cronologice întocmite după Laocoon (capodopera, descoperirea sa și istoria ulterioară), rămâne de obicei un mare decalaj între menționarea grupului sculptural de către Pliniu și data descoperirii sale în Între timp, în Evul Mediu, când creau codice cu textele lui Vergiliu (Virgil era venerat ca un mare poet, înțelept și filosof; Dante în Divina Comedie îl primește ca ghid într-o călătorie prin Iad și Purgatoriu), artiștii au ilustrat multe episoade Mai jos dăm o astfel de ilustrație care înfățișează moartea lui Laocoon, într-un codex datând din aproximativ anul La ianuarie (data exactă este cunoscută), un anume Felice de Fredi, proprietarul unei podgorii de pe Esquiline (unul dintre cele șapte dealuri din Roma), a găsit un grup sculptural pe care cunoscătorii l-au identificat imediat ca fiind o imagine a preotul troian Laocoon și fiii săi La iunie a aceluiași an, când statuia, cumpărată de Papa Iulius al II-lea de la un viticultor ( documentele acestei tranzacții au fost păstrate), a fost transportată la Vatican, toate clopotele din Roma au sunat, iar acest eveniment a fost sărbătorit public Din acel moment, statuia a fost considerată o creație originală a sculptorilor din Rhodos (Pliniu cel Bătrân în istoria sa naturală, XXXVI, , le numește: Agesander, Polydorus și Athenodorus), realizată la răsturnarea erelor antice și creștine Acest grup sculptural a atras imediat atenția intelectualilor romani, ale căror gânduri au fost captate de ideea renașterii Antichității L-au recunoscut imediat ca fiind o capodopera a sculpturii antice Papa Iulius al II-lea, care a fost încântat de sculptură, l-a îndemnat pe Michelangelo să o admire, iar sculptorul, care a venit cu prietenul său Giuliano da San Gallo, a confirmat originea ei antică Giuliano a exclamat imediat: „Acesta este La okoon, menționat de Pliniu cel Bătrân!” Mi kelangelo a răspuns: „Portento d'arte” (italiană – un miracol al artei) Cu un ochi profesionist ascuțit, Michelangelo a stabilit că sculptura a fost făcută din două bucăți de marmură (Pliniu a susținut că dintr-un singur bloc) Pliniu a avut o foarte mare considerație pentru această statuie și a considerat că ar trebui să i se acorde prioritate față de toate celelalte reprezentări ale acestui subiect în pictură sau în bronz El, de asemenea, pentru- a mărturisit că a văzut o statuie în palatul împăratului Titus Se pare că aceasta a dat naștere unei legende ulterioare, conform căreia sculptura a fost găsită în băile lui Titus (se presupune că pentru a confirma acest lucru, nișa în care se presupune că a fost găsită este încă arătată în băile menționate ) fie amenajat un loc potrivit pentru statuie În Curtea de Statui a Vaticanului (Belvedere), a fost construită o nișă specială pentru Laocoon (arhitectul Giuliano da Sangallo) Acest grup sculptural a fost una dintre puținele creații antice care a fost imediat identificată corect din punct de vedere al complotului și atribuită datorită mărturiei lui Pliniu cel Bătrân În ciuda acestui fapt, timpul creației și stilul sculpturii au făcut obiectul unei lungi discuții și au dat naștere la ipoteze extrem de contradictorii Pentru a simplifica prezentarea problemelor complexe ale originii acestei sculpturi, merită spus că, conform unei teorii, este o copie realizată în epoca împăratului Tiberius ( î Hr - d Hr , împărat roman din ) de către numiții sculptori, dar originalul aparține așa-numitei școli Pergamon (sec II î Hr ) În prezent, istoricii de artă tind să considere originalul creat în epoca împăratului Augustus, aproximativ în anii - î Hr Comparând toate aceste date, ajungi la concluzia: în acest caz, avem dreptul să vorbim nu despre un monument plastic care a ilustrat un program literar, ci, dimpotrivă , despre un complot literar care a dat naștere unei capodopere sculpturale Dar chiar și printre marii istorici de artă, întrebarea cine a influențat pe cine primește un răspuns foarte vag E Gombrich, cel mai mare critic de artă modernă, scrie: „În sculptură - A M ) prezintă un episod din Eneida lui Virgiliu ” Întrucât ar fi corect să spunem contrariul: „Într-un episod din „ Eneida” este transmisă intriga acestei sculpturi” Să încercăm să schițăm aici cronologia celor mai importante evenimente legate de viața acestei capodopere sculpturale după descoperirea ei Putem observa deja influența acestei descoperiri în Mi kelangelo - în Tondo Doni (un alt nume este Doni Madonna) în figurile nud din fundal, servind drept fundal pentru grupul principal Stendhal a lăsat o frază remarcabilă: „Michelangelo, martor al acestor descoperiri ( sculpturi antice - A M ) și încântarea pe care le-au provocat-o, el însuși ar putea simți tot farmecul noutății, dacă geniul său imperios nu ar fi chiar rădăcinile sale asociate cu nevoia pentru a insufla frica oamenilor pentru a -i conduce Stendhal a simțit subtil că Michelangelo nu se încadrează pe deplin în curentul principal al Renașterii, care este tocmai renașterea formelor artistice antice Și admirația lui pentru Laocoon, evident , nu a indicat acceptarea sa față de întreaga estetică a artei antice Prima imagine a anticului „Laocoon” a fost realizată de artistul italian Gio Vanni Antonio da Brescia în - Curând a apărut o gravură (pe cupru) pentru acest desen Sunt de remarcat atât desenul, cât și gravura ne prin faptul că dovedesc că în acel moment figura fiului cel mare era despărţită de tată Un timp mai târziu, gravura „Laocoon” a fost realizată de celebrul gravor roman Marcantonio Raimondi Gravura dovedește că la acea vreme sculptura nu fusese încă restaurată, adică fragmentele pierdute nu fuseseră restaurate În , Jacopo Sansovino, Zaccheri Zacchi da Volterra, Alonzo Berruguete (un spaniol) și Vecchio da Bologna au făcut copii în ceară ale Laocoontului Cea mai bună a fost opera vinului Sanso Iată ce scrie Vasari despre asta: „Bramante l-a luat pe Jacopo sub protecția sa și i-a comandat o copie mare în ceară a lui Laocoon Copii similare pentru turnarea într- un bronz au fost comandate de el și de alții După ce toate copiile au fost terminate, Bra mante le-a arătat lui Rafael Sanzio din Urbino pentru a vedea care dintre cele patru era cea mai bună Rafael , pe de altă parte, a stabilit că Sansovino, pentru toată tinerețea sa, le-a depășit cu mult pe toți ceilalți , după care, prin decizia lui Domenico, cardinalul Grimani, Bramante a fost însărcinat să turneze o copie a lui Sansovino în bronz, care, după ce a îndepărtat-o matrița din ea și turnarea lui în metal s-au dovedit a fi magnifice Când, după lustruire , a fost predat cardinalului, acesta l-a păstrat până la moarte ca ceva care nu este mai prejos ca valoare originalului antic, iar înainte de moarte, ca cea mai mare raritate, a lăsat-o moștenire celei mai senine Signorii Venețiane, care, după ce a păstrat-o mulți ani în dulapul sălii Consiliului celor Zece, l-a prezentat în cele din urmă în cardinalului Lorena, care l-a luat cu el în Franța Pe la - Baccio Bandinelli a realizat o replică din bronz a sculpturii, restaurând mâna dreaptă a lui Laocoon Această replică a dat naștere multor repetări ulterioare ale acestui, probabil, cel mai faimos grup sculptural antic Până în , Sansovino a creat o copie în miniatură din bronz a Laocoontului Este de remarcat faptul că în acest caz sculptorul a ținut cont de restaurarea lui Bandinelli Trebuie spus că toate încercările de restaurare a sculpturii antice se bazează pe presupuneri și pasiuni artistice ale restauratorilor înșiși Aceste reconstrucții au purtat întotdeauna pecetea timpului și a stilului său artistic câteva momente din istoria reconstrucției și încarnării originalului antic și să vorbim despre cele trei reflecții ale sale în opera marilor maeștri - Titian, Rubens și El Greco O gravură după un desen al lui Tițian este de departe cel mai extravagant grotesc Compoziția se numea „Mamuța Laocoon” Personajele sunt prezentate aici sub formă de maimuțe Adesea, acest desen (și gravură) a fost explicat ca o satira a lui Bandinelli Stendhal a argumentat: „Și Tițian, să râdă de insuportabil Vanitatea lui Bandinelli a comandat o gravură excelentă în lemn care înfățișează trei maimuțe - una mare și două mici - în ipostazele lui Laocoon și ale fiilor săi Titian are o altă aluzie la Laocoon - figura lui Bacchus din tabloul „Bacchus și Ariadna” În - Rubens a trăit în Italia, marele pictor flamand Atunci a realizat un desen din Belvedere Lao Koon Rubens nu ar fi Rubens dacă nu ar interpreta o statuie antică în stil propriu El Greco, al cărui stil de pictură nu se potrivește cu ideea unei restaurări obiective a oricărui monument de artă din vremurile anterioare, a creat o creație absolut originală pe tema lui Laocoon Aici, probabil că este potrivit să comparăm poziția lui El Greco cu abordarea lui Picasso, care și-a creat propriile interpretări ale subiectelor picturale celebre sculptura antică expusă la Vatican Dar mai fundamental , el cunoștea însăși istoria Laocoonului și a interpretat-o complet independent De altfel, acesta este singurul complot antic al lui El Greco Pentru artist, evident avea o semnificație spirituală deosebită Vederea Toledo, simbolizând Troia, este pictată în acest tablou, aparent din același punct ca în imagine, care se numește „Vedere din Toledo” Un cal se apropie de porțile cetății orașului ; el, destul de ciudat, arată destul de real, în niciun caz ceva special - Troian Formatul orizontal nu este tipic pentru lucrările spaniole ale lui El Greco, care au devenit din ce în ce mai alungite pe verticală în timp Dar chiar și în această lucrare, care are un format orizontal, esența sa verticală (artistică) este subliniată , în primul rând, de un orizont destul de înalt și, în al doilea rând, de figurile îndreptate în sus de-a lungul marginilor Două figuri din dreapta dau o semnificație specială acestei imagini Nu a fost găsită încă o explicație satisfăcătoare, general acceptată , pentru ei S-au făcut diverse presupuneri cu privire la cine ar putea fi: Paris și Elena, Adam și Eva, Poseidon și Cassandra, Apollo și Artemis După restaurarea picturii în - arăta un alt cap și un al cincilea picior între aceste două figuri Trebuie să presupunem că artistul nu a avut deloc această nouă figură în minte și pur și simplu nu a avut timp să facă modificările necesare compoziției Pictura a rămas neterminată O replică a vechiului Laocoon o găsim într-un alt tablou de Alessandro Allori ( - ) Influența manierismului este evidentă aici În , Winckelmann a publicat tratatul Reflections on the Imitation of Greek Creations in Painting and Sculpture ( ), care a devenit o piatră de hotar în istoria înțelegerii Antichității El a considerat principalul lucru în arta antică „simplitate nobilă și grandoare calmă atât în poziție, cât și în expresie” În legătură cu tema noastră - relația dintre o sursă literară și întruchiparea sa plastică - este de remarcat gândirea lui Winckelmann: „Așa cum adâncimea mării rămâne mereu calmă, oricât s-ar năvăli marea la suprafață, la fel și imaginile grecilor dezvăluie, printre toate patimile, sufletul lor mare și ferm Acest suflet este vizibil în fața lui Laocoon , și nu numai în față, chiar și în timpul celor mai crude chinuri ale lui Durerea care se reflectă în toți mușchii și venele lui, durerea pe care tu însuți se pare că o simți, fără să te uiți măcar la fața și la alte părți ale corpului lui Laocoon, doar în stomacul său încordat dureros, această durere, repet, este nu-i distorsionează în niciun caz nici chipul, nici postura Laocoonul nu scoate acel strigăt teribil pe care îl descrie Vergiliu când vorbește despre Laocoonul său; natura deschiderii gurii nu permite acest lucru: auzim mai degrabă un geamăt înăbușit, reținut Durerea trupului și măreția spiritului sunt exprimate în această imagine cu aceeași forță și armonie Am putea cita acest gând din tratatul lui Winckelmann, dar îl prezentăm în mod deliberat în forma în care un alt o autoritate remarcabilă în materie de estetică este Gotthold Ephraim Lessing, așa cum susține el cu Winckelmann El a inclus chiar numele sculpturii în titlul tratatului său - „Laocoon sau La limitele picturii și poeziei” ( ) În ea, el a apărat originea ulterioară a grupului și nu a fost împotrivă să admită dependența acestuia de Vergiliu Lessing spune că diferențele observate între descrierea lui Vergiliu și grupul poeților se explică mai ușor și mai firesc dacă se presupune că sculptorii au lucrat în dependență de poet și nu invers Disputa dintre acești esteticieni germani de frunte părea să apară în legătură cu o întrebare privată: de ce preotul muribund Laocoont este înfățișat în binecunoscutul grup sculptural nu scoate un țipăt nebunesc, ci un strigăt înăbușit? Winckelmann a văzut în aceasta măreția stoică a spiritului - expresia caracterului național al grecilor Lessing a avut o altă părere: esența problemei constă în specificul sculpturii Ceea ce poate fi exprimat prin arta narativă nu este permis de arta plastică Poetul are o gamă mai largă de mijloace expresive Asta nu înseamnă că poezia este mai înaltă decât pictura și sculptura Există pur și simplu o diferență în subiect și în moduri de a descrie Unele imagini poetice nu sunt potrivite pentru pictor și, invers, alte imagini, atunci când încearcă să le transmită în versuri sau în proză, își pierd puterea de influență Rolul lui N M Karamzin Judecățile sale despre sculptură au fost formulate înainte ca Goethe să publice articolul său profund despre aceasta Karamzin, care a vizitat Italia în , a scris în Scrisorile sale de la un călător rus: „Trebuie să fii uimit de arta străveche care a pus cu pricepere sufletul în marmură și de sufletul frumos M* ne-a vorbit cu admirație despre Laocoon: Am văzut acest grup, unul dintre cele mai frumoase monumente ale artei grecești și, după unii, opera dălții Fidias (Karamzin raportează grupul sculptural de secolul al V-lea î Hr , când lucra Fidias ; această opinie a fost larg răspândită în timpul lui Karamzin - A M ) Ei spun că ea i-a dat lui Virgil ideea de a descrie nefericitul sfârșit al Laocoontului (o observație foarte importantă a relația cauzală dintre sculptură și poem - A M ) Privind-o, am citit de mai multe ori acest pasaj din nemuritoarea Eneida, care era în mâinile mele Cu câtă strălucire este înfățișată durerea fizică în fața bătrânului chinuit! Cât de puternic înfățișează întristarea unui părinte nefericit care vede distrugerea copiilor săi și nu-i poate salva! „Fidias a fost un poet ” Goethe a dedicat sculpturii un articol separat intitulat „Despre Laocoon”, publicat în nr al revistei „Propylaea” pentru Judecata despre această operă, ca, în esență, toate judecățile lui Goethe despre artă, este foarte profundă și nu a devenit deloc depășită Goethe nu este interesat de cronologia și paternitatea sculpturii Toată atenția sa este concentrată asupra laturii psihologice a dramei și asupra expresiei sale plastice Poetul face o trecere în revistă entuziastă a sculpturii, regăsind în ea toate cerințele care se pot face pentru o operă de artă , complet perfectă, și care poate fi savurată fără cunoștințe și explicații colaterale Cu zece ani înainte de publicarea acestui articol al său, Goethe a vizitat Italia și a văzut Laocoonul cu ochii săi Cu toate acestea, atunci când a scris articolul, se pare că și-a comparat impresiile cu o gravură (aceasta era modalitatea obișnuită la acea vreme de a obține o impresie asupra originalului ; chiar și Winckelmann a recomandat cu fermitate anumite gravuri ca o imagine de încredere a originalelor), după cum se dovedește de unii remarcă, de exemplu, că fiul cel mic este doar învelit într-un șarpe, dar nu mușcat de acesta Nu este adevarat Cu toată grija lor, gravorii au permis în copiile lor - involuntar și uneori deliberat - inexactități și erori Ne-am început povestea despre Laocoon cu versurile lui Virgil Și aș vrea să-l termin cu aceleași versuri - Byron În „Pelerinajul lui Childe Harold” sunt rânduri (Canto IV): Și apoi - la Vatican! În fața dumneavoastră Laocoonul este culmea inspirației statornicia lui Dumnezeu în fața sorții, dragostea Tatălui și chinul muritor - Totul este aici! Și șerpii sunt ca zalele de oțel ale lanțului Triplu - bătrânul nu va izbucni Deși fiecare mușchi este plin de tensiune Balaurul s-a înfășurat în jurul lui, l-a strâns, s-a ghemuit, Și durerea se înrăutățește, iar strigătul e din ce în ce mai slab Traducere din engleză V Levik knyazia Rogier van der Weyden Portretul lui Antoine de Burgundia Iar un portret istoric este o sursă excelentă pentru studiul oamenilor, evenimentelor și vieții din trecut, dacă această sursă este de încredere Când unul dintre ultimele și cele mai bune portrete ale lui Rogier van der Weyden a ajuns la Muzeul din Bruxelles, se credea că pe el era înfățișat Carol Îndrăznețul, dar au rămas îndoieli, iar pânza a fost numită „Portretul unui cavaler al Ordinului de Lâna de aur cu o săgeată ” Abia în a fost restabilită dreptatea - deocamdată, Antoine de Burgundia („marele bastard al Burgundiei”, - ) - fiul nelegitim al ducelui Filip cel Bun și al Jeannei de Presle Baza identificării au fost portretele indubitabile ale lui Antoine - pe medalii și pictura de Pierre Cousten, unde arată mai bătrân, ceea ce nu te împiedică să observi asemănarea Curând, o altă versiune a portretului lui Antoine de Rogier van der Weyden a fost găsită cu semnătura pe autocolantul de pe spatele tabloului „Karl the Bold” Sub autocolant se afla o imagine a emblemei lui Antoine de Burgundia - o barbacană * din care cade un buștean care arde, iar a doua jumătate a motto-ului său: „ainsi Іe veul” O astfel de imagine se găsește pe marginile manuscriselor (Antoine era un bibliofil pasionat), pe reversurile medaliilor și pe portretul lui Cousten Cronicile au păstrat înregistrări despre modul în care Antoine s-a comportat sub semnul barbacanului în timpul campaniilor și turneelor militare, de exemplu, la festivalul Arborele de Aur, organizat de el însuși pentru căsătoria fratelui său Charles cu Margareta de York În Antoine de Burgundia a fost numit cavaler, în i s-a acordat Ordinul Lână de Aur** Așa apare în portretul de bust ceremonial cu insigna ordinului pe un lanț de aur și o săgeată în mână În vremurile cavalerești, săgeata era un atribut masculin comun: militar și ceremonial În mâinile lui Antois , simbolizează postul său regal în breasla Sf Sebastian (trăgători cu arcul lung) din Bruges Penajul săgeții este colorat conform tradiției locale (fiecare oraș a pictat penajul diferit) Aruncă o privire mai atentă la imaginea mâinii de pe a treia Felul în care Antoine ține săgeata trădează imediat originea aristocratică a eroului, subliniată subtil de artist Câștigător al turneelor, un războinic curajos, un colecționar de manuscrise și arme antice, Antoine de Burgundia a slujit cu fidelitate tatălui și fratelui său vitreg și a fost același fiu preferat al lui Filip cel Bun ca și Carol Îndrăznețul În ciuda interdicției oficiale a regelui Franței, Antoine a folosit stema ducilor de Burgundia, dar cu o briză - un bandaj îngust, indicând nașterea sa nelegitimă De asemenea, el și descendenții săi au moștenit forma crestei ducilor de Burgundia sub forma unei bufnițe RESURSE INTERNET http://lariviere livejournal eom/ html G , - T - \ , ' g ~ , L >•- ii : l d ig ' ■( • ' '! - N: ii ; și + n ; l ■• :' :' ■ - - artredv septembrie și art sep •timbre r şi P KUSTEN Stema lui Antoine de Burgundia Zar cu gis PI N - : IN MINIS interesul Federației Ruse pentru Presă n !•"••• g ■ și • ! ? ii; - • ', ■ I - ■ ■ H H și P ori t e d esk - - s zptemberru : n ' - F- odpiska£ septembrie en Dr VWEB* L - • •oi t PS-b' ; * și • ■ T-' ; - ■ Otrava ■■ Ying și; •• f n: ■■ ■ •! H: ii : ■' :d ■ ' •> • și dei *> Mark Sartan i - I) - ■ g - „ •> N-' Pave - Kuznețov '* d me Stani ^av Saveliev și și- Andrei Ușkov ■•• k -; Valeria Arslanyan; o t ■ 